







Konzert-Allegro mit Introduktion für Klavier und  
Orchester d-Moll op. 134 (1853)
Wolfgang Amadeus Mozart 
(1756 – 1791)





Peter Iljitsch Tschaikowski 
(1840 – 1893)
Sinfonie Nr. 5 e-Moll op. 64 (1888)
Andante – Allegro con anima
Andante cantabile, con alcuna licenza
Valse: Allegro moderato
Finale: Andante maestoso – Allegro vivace
Tung-Chieh Chuang | Dirigent
Piotr Anderszewski | Klavier
Dresdner Philharmonie
JÜRGEN OSTMANN
»Glücklich konzipiert,  
geistvoll ausgeführt«
Schumanns Konzert-Allegro  
mit Introduktion
Kann zu viel Wissen auch schaden: Seit-
dem die Musikschriftsteller genauer über 
Robert Schumanns gesundheitliche Pro-
bleme informiert waren, kritisierten sie 
sein Spätwerk immer wieder als monoton 
und uninspiriert. Sie verwiesen auf die 
relative Schlichtheit dieser Tonsätze, auf 
die Einförmigkeit des Ausdrucks und 
der Instrumentation, auf eine gewisse 
Schwerfälligkeit der rhythmischen Ge-
staltung. Das betrifft zum Beispiel das im 
August 1853 entstandene Konzert-Allegro 
mit Introduktion op. 134: Die meisten  
modernen Interpreten vernachlässigen 
es, und auch einige Musikautoren haben 
es als »missglückt« oder »nicht auf der 
Höhe der früheren Werke« abgetan. 
Tatsächlich litt Schumann, schon bevor 
er im Herbst 1850 seine Stelle als Städti-
scher Musikdirektor in Düsseldorf antrat, 
immer wieder unter Depressionen und 
Ängsten, unter Schlaflosigkeit, Schwindel- 
anfällen und »Gehöraffektationen« – 
Störungen, die vermutlich in Zusammen-
hang mit einer frühen Syphilis-Infektion 
standen und im Februar/März 1854 zum 
Suizidversuch und der Einweisung in die 
Heilanstalt Endenich führten.
Doch die Auffassung, Schumanns Krank-
heit habe die Qualität seiner späten 
Kompositionen beeinträchtigt, konnte 
sich natürlich erst durchsetzen, nachdem 
Näheres über diese Krankheit bekannt 
wurde. Unbefangenere Zeitgenossen 
beurteilten die gleichen Stücke oft noch 
sehr positiv. Clara Schumann spielte  
die Uraufführung des Konzert-Allegros 
op. 134 bei einer Tournee durch Holland 
mit triumphalem Erfolg, und bei einer 
Leipziger Aufführung hörte der Kritiker 
»ein glücklich konzipiertes, geistvoll 
ausgeführtes Tonstück, in dem uns aus 
jeder Note Schumanns Eigentümlichkeit 
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und Genialität in unverkürzter 
Frische und Anmut entgegen-
tritt.« Auch Clara selbst zählte 
das Konzert-Allegro damals 
noch »zu den genialsten Stü-
cken, die Robert geschrieben« 
habe. Nach dem Tod ihres 
Mannes trug sie es allerdings 
nie mehr öffentlich vor –  
das Wissen um die Begleit-
umstände seiner Entstehung 
konnte gerade sie nicht aus-
blenden.
Missglückt oder genial – was 
stimmt nun? Tatsächlich mag 
das Konzertstück op. 134 in 
mancher Hinsicht etwas kon-
ventioneller erscheinen als ein 
erstes, ähnlich konzipiertes 
Werk (op. 92) aus dem Jahr 1849. Das Or-
chester tritt nun oft in den Hintergrund 
gegenüber dem Klavier, das Schumann 
sogar – anders als in op. 92 – mit einer 
ausgeschriebenen Solokadenz bedenkt. 
Wenn allerdings einmal Orchesterinstru- 
mente, meist Bläser, die melodische 
Substanz übernehmen, dann verschmilzt 
ihr Klang sehr schön mit den fantasievoll 
ausgearbeiteten Klavierfigurationen.  
Originalität und ungebrochene Schaffens- 
kraft zeigen sich noch in vielen weiteren 
Zügen des Werks, so etwa im rezitati-
vischen Beginn der Introduktion über 
geheimnisvoller Pizzicato-Begleitung. 
Robert und Clara Schumann, Lithografie von Eduard Kaiser mit persönlicher 
Widmung des Paars, 1847
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ROBERT SCHUMANN
* 8. Juni 1810 in Zwickau, Königreich Sachsen
† 29. Juli 1856 in Endenich, Rheinprovinz, 
heute Ortsteil von Bonn
Konzert-Allegro mit 
Introduktion für Klavier und 
Orchester d-Moll op. 134 
ENTSTEHUNG 
24. bis 30. August 1853 
URAUFFÜHRUNG
26. November 1853 in Utrecht mit Clara Wieck 
als Solistin
ZULETZT VON DER DRESDNER 
PHILHARMONIE GESPIELT
16. November 2003 mit Mihaela Ursuleasa als 
Solistin unter Leitung vom Marc Soustrot
BESETZUNG
Solo-Klavier, 2 Flöten, 2 Oboen, 2 Klarinetten, 




Oder im fast unmerklichen Übergang 
zum Allegro-Hauptteil. Sehr gelungen 
erscheint auch der Gegensatz zwischen 
dem leidenschaftlich ausdrucksvollen 
ersten Thema und dem sanften, harmo- 
nisch merkwürdig offenen zweiten. 
Letztlich ist Schumanns Konzert-Allegro 
ein ausgesprochen spannungsvolles und 
pianistisch dankbares Werk. Dass es so 
selten gespielt wird, ist aus heutiger Sicht 
kaum mehr zu verstehen.
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Solo für einen Star
Mozarts Klavierkonzert KV 453
Am 9. Februar 1784 begann Wolfgang 
Amadeus Mozart mit dem Klavierkonzert 
Es-Dur (KV 449) sein eigenhändiges »Ver-
zeichnüß aller meiner Werke«, das er bis 
zu seinem Tod 1791 gewissenhaft führte. 
Am 15. März folgt das B-Dur-Konzert KV 
450, am 22. März das D-Dur-Konzert KV 
451, am 30. März das Klavier-Bläser-Quin-
tett KV 452 und am 12. April das Klavier-
konzert G-Dur KV 453. Weitere Werke für 
das Tasteninstrument oder mit seiner 
Beteiligung schließen sich an. Dass das 
Klavier Mozarts Produktion des Jahres 
1784 derart dominierte, hat mit seiner 
Lebenssituation in dieser Zeit zu tun. Seit 
er 1781 seine Entlassung aus dem unge-
liebten Hofdienst in Salzburg provoziert 
hatte, lebte er in Wien als freier Künstler. 
Eine Existenz alleine als Komponist wäre 
damals kaum möglich gewesen, und so 
setzte Mozart vor allem auf Einkünfte als 
Konzertpianist und Klavierlehrer. In der 
Musikpflege des Adels und des aufstre-
benden Bürgertums spielte das Klavier 
eine zentrale Rolle, und entsprechend 
groß war das Interesse an einem so hervor-
ragenden Virtuosen dieses Instruments. 
Wie Mozart seinem skeptischen Vater 
berichtete, hatte er abends »fast alle Tage 
zu spielen«. In einem Brief listete er nicht 
weniger als 22 Akademien innerhalb 
von sechs Wochen auf, wobei er nach-
weislich noch einige vergaß. Und weil er 
bei diesen Auftritten »notwendig neue 
Sachen spielen« musste, komponierte er 
in rascher Folge seine Klavierkonzerte.
Eintrag des Klavierkonzertes KV 453 in einer Ausgabe  
von Mozarts eigenhändigem Werkverzeichnis,  
herausgegeben von Johann Anton André im Jahr 1805. 
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Maria Anna Barbara Ployer, getauft am 2. Sep- 
tember 1765 in Sarmingstein (Oberösterreich), 
gestorben um 1810 (Ort unbekannt), wuchs als 
eines von acht Kindern des Holzhändlers und 
Steuereinnehmers Franz Cajetan Ployer in 
Sarmingstein auf. Vermutlich wurde sie nach 
dem Tod ihrer Mutter im August 1779 nach 
Wien in den Haushalt des Hofagenten und 
Musikliebhabers Gottfried Ignaz von Ployer 
(1743−?), einem Cousin ihres Vaters, gegeben. 
Dieser findet sich in den Subskriptionslisten 
von Mozarts Akademien sowie in Mozarts 
Stammbuch und wird in einigen Briefen Mozarts 
als Gastgeber von Konzerten erwähnt. Auch 
seine Frau, Antonia von Ployer geb. von Spaun 
war als Musikliebhaberin, Pianistin und Bekannte 
von Haydn Teil des fruchtbaren künstlerischen 
Umfelds der Familie. Hier wurde nicht nur die 
herausragende musikalische Begabung der 
jungen Babette erkannt und gefördert, sondern 
es waren auch die finanziellen Voraussetzungen 
und Kontakte gegeben, um Babette Ployer 
Unterricht bei namhaften Musikern wie dem 
Musiktheoretiker und Komponisten Johann Georg 
Albrechtsberger (1736–1809) und um 1784 (?) auch 
von Wolfgang Amadeus Mozart zu ermöglichen. 
Im Unterrichtsbuch für Barbara Ployer findet sich 
die flüchtige Portraitskizze der jungen Pianistin 
und Kompositionsschülerin, vermutlich von 
Mozarts Hand. Es ist dies das einzige erhaltene 
Bildnis der Barbara Ployer.
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Das G-Dur-Konzert KV 453 schrieb Mozart 
allerdings, so wie kurz zuvor bereits das 
Es-Dur-Werk KV 449, für seine hochbe-
gabte Schülerin Barbara Ployer, die es im 
Juni 1784 bei einer Akademie im Haus 
ihres Ziehvaters Ignaz Ployer vortrug.  
Bei privaten Veranstaltungen dieser Art 
wurden Solokonzerte oft in sehr kleinen 
Besetzungen gespielt, wobei aber offen-
bar gute Bläser zur Verfügung standen –  
ihre besonders effektvollen und selb-
ständig geführten Stimmen gerade im 
Kopfsatz des G-Dur-Konzerts beweisen 
es. Dieses Allegro mit drei gleichwertigen 
Themengruppen ist ausgesprochen reich 
an reizvollen Klangwirkungen, die Mo-
zart aus der Kombination von Streichern, 
Bläsern und Klavier herausarbeitet. 
Nuancenreich, fast kammermusikalisch 
instrumentiert ist auch das zentrale 
Andante. Es fasziniert aber ebenso 
durch seine harmonischen Finessen – 
etwa wenn Mozart ganz ungezwungen 
von der Grundtonart C-Dur bis ins weit 
entfernte Gis-Dur und wieder zurück 
moduliert. An den letzten Satz knüpft 
sich eine durchaus glaubhafte Anekdote: 
Mozart, ein passionierter Vogelhalter, 
zählte auch einen Star zu seinen Haus-
genossen, der – so die Aufzeichnungen 
des Komponisten – die ersten Takte des 
eingängigen Allegretto-Themas aus dem 
G-Dur-Klavierkonzert pfeifen konnte. 
Einige Autoren behaupten sogar, Mozart 
habe das Thema dem Vogel abgelauscht, 
doch das kann nicht stimmen, da er den 
Star nach seinem Ausgabenbuch erst am 
27. Mai 1784, also nach Vollendung des 
Konzerts, für 34 Kreuzer gekauft hatte. 
An eine Reihe von Allegretto-Variationen 
über das Staren-Thema schließt sich als 
eigentliches Finale noch ein turbulenter 
Presto-Abschnitt an – er könnte direkt 
aus einer Opera buffa stammen.
WOLFGANG AMADEUS MOZART
* 27. Januar 1756 in Salzburg
† 5. Dezember 1791 in Wien
Konzert für Klavier und 
Orchester G-Dur KV 453 
ENTSTEHUNG 
vollendet am 12. April 1784
URAUFFÜHRUNG
10. Juni (nach anderen Angaben 13. Juni) 
1784 mit Barbara Ployer als Solistin bei einer 
Akademie im Haus ihres Ziehvaters Ignaz 
Ployer in Döbling/Wien
ZULETZT VON DER DRESDNER 
PHILHARMONIE GESPIELT
3. November 1991 mit Cécile Ousset als Solistin 
unter Leitung von Jörg-Peter Weigle
BESETZUNG







Tschaikowskis Sinfonie Nr. 5
Peter Tschaikowski hatte im Lauf seines 
Lebens immer wieder mit schweren 
seelischen Problemen zu kämpfen, mit 
Depressionen und Selbstzweifeln. Und 
auch wenn die Methode älterer Musik-
schriftsteller, Eigenarten eines Werkes 
aus der Biographie seines Schöpfers 
abzuleiten, heute kein großes Ansehen 
mehr genießt – bei Tschaikowski scheint 
die Rechnung doch einmal aufzugehen. 
Er zeigte auch als Komponist ein auf-
fallendes Faible fürs Melancholische, 
das sich übrigens schon an den Tonarten 
seiner sechs Sinfonien ablesen lässt: Fünf 
von ihnen stehen in Moll; nur einmal, bei 
der Dritten, wählte Tschaikowski eine 
Durtonart. Die resignative, ja fatalistische 
Tendenz seiner Musik fasste der Kompo-
nist im Falle der fünften Sinfonie sogar 
in Worte. So notierte er etwa zum ersten 
Satz: »Einleitung. Vollständige Ergebung 
in das Schicksal, oder, was dasselbe ist, in 
den unergründlichen Ratschluss der Vor-
sehung. Allegro: Murren, Zweifel, Klagen, 
Vorwürfe wegen XXX«. Die Chiffre XXX 
steht hier für Tschaikowskis Homosexu-
alität, gegen die der übersensible Kom-
ponist ankämpfte, ohne dauerhaft siegen 
zu können. Seine Veranlagung begriff er 
nicht ohne Grund als Verhängnis, denn 
in der damaligen russischen Gesellschaft 
konnte sie buchstäblich eine Frage von 
Leben und Tod sein: Bis heute ist nicht 
endgültig geklärt, ob Tschaikowski 1893 
tatsächlich an Cholera starb, oder ob er, 
wie andere meinen, wegen seiner Nei-
gungen von einem »Ehrengericht« zum 
Peter Tschaikowski im Jahr 1888, Fotographie mit einer  
Widmung an Nina Grieg
Selbstmord verurteilt wurde. Nach dieser 
Auffassung sollte die Beziehung des Kom-
ponisten zu einem jungen Adeligen ver-
tuscht, ein Skandal vermieden werden. 
Das Schicksal war für Tschaikowski 
offenbar ein Lebensthema, denn zehn 
Jahre vor der zwischen Mai und August 
1888 entstandenen Fünften teilte er 
seiner Mäzenin Nadeschda von Meck das 
Programm seiner vierten Sinfonie mit; 
auch hier ist immer wieder von »Schick-
sal« und »Fatum« die Rede. Und noch 
einmal zehn Jahre zuvor gab er einer 
sinfonischen Fantasie den Titel »Fatum«. 
Allerdings besaß für ihn der Begriff eine 
ganz andere Bedeutung als beispielsweise 
für Beethoven. Er erlebte das Schicksal 
als feindliche, unbezwingbare Macht, 
glaubte nicht an die titanischen Kräfte 
des Menschen, nicht an die Möglichkeit, 
dem »Schicksal in den Rachen greifen« zu 
können. Und so unterscheidet sich sein 
»Schicksals-Thema« auch ganz funda-
mental vom Beginn der Beethoven- 
schen Fünften: kein energisches Pochen, 
sondern ein zunächst zögernder Trauer-
marsch-Rhythmus, gespielt von den  
Klarinetten in tiefster Lage, begleitet von 
den tiefen Streichern. Noch ahnt man 
nicht, dass dieses Mottothema der lang-
samen Einleitung wie eine »idée fixe« das 
ganze Werk durchziehen wird. Denn das 
erste Thema des folgenden Sonaten- 
Allegros ist zwar melodisch auf das 
»Schicksals-Thema« bezogen, aber von 
ganz anderem, nämlich aktiv pulsieren-
dem Charakter. 
Über den langsamen zweiten Satz no-
tierte Tschaikowski: »Soll ich mich dem 
Glauben in die Arme werfen???« Berühmt 
wurde die wunderschöne romantische 
Hornmelodie des Beginns. Weitere, eben-
falls glücksverheißende Gedanken in 
Oboe und Streichern treten hinzu, doch 
dann bricht mit roher Gewalt wieder das 
»Schicksals-Thema« in die Idylle ein. 
Zwar lässt sich nach seiner ersten Inter-
vention die harmonische Stimmung noch 
einmal herstellen, doch nach der zweiten 
ist der Zauber gebrochen, der Satz ver-
lischt in vierfachem Pianissimo. »Trost –  
ein Lichtstrahl – Nein, es gibt keine Hoff-
nung!«, so Tschaikowskis Programmnotiz 
dazu. 
An Stelle des üblichen Scherzos bringt 
der dritte Satz einen graziösen Walzer. 
Man könnte ihn sich sehr gut in einem 
Ballett vorstellen, selbst wenn der Mittel-
teil mit seinen nervösen Staccato-Figuren 
den Tanzrhythmus zeitweilig aufzuheben 
scheint. Doch dann nimmt Tschaikowski 
die anmutig-elegante Beschwingtheit des 
Beginns wieder auf. Sie erweist sich erst 
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Erste Seite des Autographs
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am Schluss als trügerisch: In den letzten 
Takten erklingt in den tiefen Holzbläsern 
das »Schicksals-Thema«, wie um das 
Ende des Tanzes anzumahnen und an das 
Unausweichliche zu erinnern. Tatsäch-
lich schließt der lyrische Satz kurz darauf 
in ganz unerwarteter Weise, nämlich mit 
einer Reihe von Fortissimo-Schlägen.
Wenn Tschaikowskis Fünfte von Zeit-
genossen oder Nachgeborenen negativ 
bewertet wurde, dann stand meist das 
Finale im Zentrum der Kritik; auch die 
Selbstzweifel des Komponisten (»zu 
bunt, zu massig, unehrlich, künstlich«) 
bezogen sich vermutlich auf diesen Satz. 
Schon sein Beginn birgt ein Rätsel: Das 
Motto-Thema erscheint in triumphieren-
dem E-Dur – völlig unvermittelt, nicht 
nach hartem Kampf, wie das die auf Beet-
hoven zurückgehende Dramaturgie des 
»per aspera ad astra« (durch Nacht zum 
Licht) erfordert. Ein kraftvolles akkordi-
sches e-Moll-Thema der Streicher und 
eine getragenere Melodie der Holzbläser 
folgen, doch immer wieder erklingt auch 
das Motto-Thema – zu Beginn der Durch-
führung sogar noch strahlender in C-Dur. 
Der Satz steigert sich zum Geschwind-
marsch und zur großen Apotheose, 
Tutti-Schläge donnern in nicht endender 
Folge. Unglaubwürdig erscheint der ab-
rupte Wechsel allerdings nur dem, der 
wie bei Beethoven Kampf und Sieg erwar-
tet. Tschaikowski jedoch geht es ja um die 
»vollständige Ergebung in das Schicksal«. 
Gegen einen wirklichen Sieg sprechen  
im scheinbar so bombastischen Finale 
Momente der Atemlosigkeit, des Gehetz-
ten. Was in Tschaikowskis fünfter Sinfonie 
äußerlich triumphal wirken mag, ist 
tatsächlich wohl eher Ausdruck seiner 
inneren, tragischen Lebenserfahrung.
PETER ILJITSCH TSCHAIKOWSKI
* 7. Mai 1840 in Kamsko-Wotkinski Sawod,  
   Russisches Kaiserreich
† 6. November 1893 in Sankt Petersburg
Sinfonie Nr. 5 e-Moll op. 64
ENTSTEHUNG 
Mai bis August 1888
URAUFFÜHRUNG
17. November 1888 in Sankt Petersburg unter 
Leitung des Konmponisten
ZULETZT VON DER DRESDNER 
PHILHARMONIE GESPIELT
3. März 2015 in West Palm Beach (Florida, USA) 
unter der Leitung von Michael Sanderling
BESETZUNG
3 Flöten (3. auch Pikkolo), 2 Oboen 2 
Klarinetten, 2 Fagotte, 4 Hörner, 2 Trompeten, 
3 Posaunen, Basstuba, Pauken, Streicher
DAUER 
ca. 50 Minuten (wobei die Dauer je  




Theodor W. Adorno hat in Tschaikowskis Musik Eigenarten der 
Filmmusik späterer Jahrzehnte ausgemacht, weil »sie die Menschen 
mitriss, indem sie Konventionalität mit Drastik des Einfalls verband« 
und hat dem Andante der Fünften Sinfonie eine Art Drehbuch 
unterlegt, das kitschige Klischees auf das Schönste verballhornt.  
Hier ein Auszug: 
 
Tschaikowsky, e-moll-Symphonie, langsamer Satz. Sonnige 
Mondnacht [!] in der Krim. Garten des Generals, helle Wolken, Bank 
unter Rosen. Die Aufnahmen sind grün getönt. Ein junger praller 
Offizier, mit dem edlen, aber runden Gesicht eines Tenors, in voller 
Uniform. Über und über mit Orden bedeckt, auf denen die Kamera 
spielt. Zuweilen blitzt ein Stein auf seiner Brust auf. Die Hornmelodie 
meint den Duft und das heiße Werben des Offiziers. Eine keusche, 
zarte Mädchenstimme antwortet. Es ist die Oboe, die Tochter des 
Generals. Die beiden müssen bereits im Einverständnis sein, kein 
Widerstand. Der Offizier kniet vor ihr nieder: »Alles will ich für 
dich opfern, Karriere, Ruhm, selbst das Leben, selbst die Ehre.« Er 
birgt seinen Kopf in ihrem Schoß. Eine Holzbläserstimme, vielleicht 
die südrussische Nachtigall, des Namens Tatjana, beschreibt eine 
melancholische Arabeske. Die Uniform mit den Orden wird jetzt 
gegen das weiße Kleid des Mädchens photographiert, das soeben 
erst aus einem Schweizer Pensionat zurückgekehrt ist. Da fahren 
schneidend kriegerische Klänge dazwischen, die kaiserliche Garde, 
an ihrer Spitze der alte General. Unerbittlich fordert er Rechenschaft 
von dem jungen Offizier. Dieser steht wortlos, mit gesenktem 
Kopf, tief getroffen, doch in Haltung. Langes Schweigen. Sonnige 
Mondnacht in der Krim. Garten des Generals, ein junger Offizier, 
Tatjana, die Nachtigall, die kaiserliche Garde, diesmal wird der Held 
von der Garde erschossen. Dann wiederholt er: »Alles will ich für 
dich opfern, Karriere, Ruhm, Leben, Ehre.« …
aus: Quasi una fantasia, Musikalische Schriften II, I Improvisationen,  






Tung-Chieh Chuang gewann 2015 
den Internationalen Malko-Wettbe-
werb in Kopenhagen. Mit Bravour 
konnte sich der junge Dirigent aus 
Taiwan in einem großen Feld von 
Bewerbern behaupten und diesen 
prestigeträchtigen Preis erringen. 
Zuvor hatte Chuang bereits einen 
2. Preis sowie den Audience Award 
beim Internationalen Dirigenten- 
wettbewerb Sir Georg Solti in 
Frankfurt gewonnen. Außerdem  
ist er Preisträger des Gustav- 
Mahler-Dirigentenwettbewerbs 
der Bamberger Symphoniker und 
des Jeunesse Musicales Interna-
tional Conducting Competition in 
Bukarest.
Gastdirigate führten Tung-Chieh 
Chuang u.a. zu den Bamberger 
Symphonikern, zum Deutschen 
Symphonie-Orchester Berlin,  
zu den Bochumer Symphonikern, 
dem Tonkünstler-Orchester  
Niederösterreich, dem Danish  
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National Symphony Orchestra,  
dem Helsinki Philharmonic 
Orchestra, dem Gothenburg 
Symphony Orchestra, dem Oslo 
Philharmonic, dem BBC Sympho-
ny Orchestra, dem RTÉ National 
Symphony Orchestra, dem Royal 
Scottish National Orchestra, dem 
Seoul Philharmonic Orchestra, 
dem Taiwan Philharmonic, dem 
NCPA Orchestra und dem Shanghai 
Symphony Orchestra. Er arbeitete 
wiederholt mit dem MDR Sinfonie-
orchester, der Deutschen Kammer- 
philharmonie Bremen, dem 
Lapland Chamber Orchestra, dem 
Lithuanian National Symphony 
Orchestra, dem Qatar Philharmonic 
Orchestra, dem Trondheim Sym-
phony Orchestra, dem Tampere 
Philharmonic Orchestra und der 
Oviedo Filarmonia.
2010 erhielt Chuang die Edwin B. 
Garrigues Fellowship des Curtis 
Institute of Music. Als einer der 
Mitorganisatoren stellte er ein 
Jahr später in Philadelphia das 
Curtis Japan Benefit Concert auf 
die Beine, dessen Einnahmen dem 
Roten Kreuz Japan als Hilfe für 
die Erdbebenopfer von März 2011 
gespendet wurden. 2012 initiierte 
er den ersten Orchester-Flashmob 
in Taiwan.
Tung-Chieh Chuang zeigte schon 
als Kind großes musisches Ta-
lent. Er entstammt einer Familie 
professioneller Musiker und lernte 
früh, Horn und Klavier zu spielen. 
Sein erstes öffentliches Konzert 
gab er mit elf Jahren. Er studierte 
am Curtis Institute of Music in 
Philadelphia und an der Hochschule 
für Musik »Franz Liszt« Weimar. 
Zu seinen Mentoren gehören Mark 
Gibson, Gustav Meier, Otto-Werner 





Piotr Anderszewski gehört zu den 
prominentesten Pianisten seiner 
Generation und ist in allen großen 
Konzertsälen regelmäßig zu Gast. 
Dabei konzertierte er mit den  
Berliner Philharmonikern, dem  
London und dem Chicago Sym-
phony Orchestra, dem Concert- 
gebouw-Orchester und der  
Deutschen Kammerphilharmonie 
Bremen, die er auch selbst vom 
Klavier aus leitete. Rezitale führten 
ihn ins Londoner Barbican Centre 
und die Royal Festival Hall, ins 
Wiener Konzerthaus, in die Carn-
egie Hall sowie in die Hamburger 
Elbphilharmonie.
Zu seinen Einspielungen gehören 
Beethovens Diabelli-Variationen, 
die den Choc du Monde de la Mu-
sique erhielt, die für den Grammy 
nominierten Bach-Partiten 1, 3 
und 6 sowie eine Aufnahme mit 
Werken seines Landmannes Karol 
Szymanowski. Sein Album mit 
Solo-Werken von Schumann erhielt 
2012 zwei BBC Music Magazine 
Awards, darunter als Einspielung 
des Jahres. Seine Aufnahme der 
Englischen Suiten 1, 3 und 5 von 
Bach erhielt 2015 den Gramophone 
Award als bestes Instrumental- 
Album. Nach dem Solo-Album 
»Fantaisies« mit Werken von 
Mozart und Schumann im Februar 
2017 ist im Januar 2018 die Auf-
nahme der Mozart-Klavierkonzerte 
Nr. 25 und 27 mit dem Chamber 
Orchestra of Europe erschienen.
Piotr Anderszewski, bekannt für 
die Intensität und Originalität 
seiner Interpretationen, wurde im 
Laufe seiner Karriere für mehrere 
hochkarätige Auszeichnungen 
ausgewählt, zu denen auch der 
prestigeträchtige Gilmore Award 
zählt, der alle vier Jahre einem 
Pianisten von außergewöhnlichem 
Talent verliehen wird.
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Der Regisseur Bruno Monsaingeon  
drehte für ARTE zwei preisge-
krönte Dokumentarfilme über  
ihn. Der erste von 2001 beleuch- 
tet Anderszewskis besondere 
Beziehung zu den Diabelli-Varia-
tionen, während der zweite »Piotr 
Anderszewski, Reisender ohne 
Ruhe« (2008) ein Künstlerporträt 
ist und Anderszewskis Gedanken 
über die Musik, die Konzerttätig-
keit und seine polnisch-ungarischen 
Wurzeln wiedergibt. Ein dritter 
Dokumentarfilm von Monsaingeon 
»Anderszewski spielt Schumann« 




Die Dresdner Philharmonie blickt 
als Orchester der Landeshaupt-
stadt Dresden auf eine 150-jährige 
Geschichte zurück. Mit der Eröff-
nung des sogenannten Gewerbe-
haussaals am 29. November 1870 
erhielt die Bürgerschaft Gelegen-
heit zur Organisation großer  
Orchesterkonzerte. Ab 1885 wurden 
regelmäßig Philharmonische 
Konzerte veranstaltet, bis sich das 
Orchester 1923 seinen heutigen 
Namen gab. In den ersten Jahr-
zehnten standen Komponisten 
wie Brahms, Tschaikowski, Dvořák 
und Strauss mit eigenen Werken 
am Pult der Dresdner Philharmonie. 
Im Orchester spielten heraus- 
ragende Konzertmeister wie Stefan 
Frenkel, Simon Goldberg oder die 
Cellisten Stefan Auber und Enrico 
Mainardi. Carl Schuricht und Paul 
van Kempen leiteten ab 1934 das 
Orchester; besonders van Kempen 
führte die Dresdner Philharmonie 




Fokus, den er in seinen Program-
men auf die Musik Anton Bruck-
ners legte, trug dem Orchester den 
Ruf eines »Bruckner-Orchesters« 
ein. Zu den namhaften Gastdiri-
genten, die damals zur Dresdner 
Philharmonie kamen, zählten 
Hermann Abendroth, Eduard 
van Beinum, Fritz Busch, Eugen 
Jochum, Joseph Keilberth, Erich 
Kleiber, Hans Knappertsbusch 
und Franz Konwitschny. 
Nach 1945 bis in die 1990er Jahre 
waren Heinz Bongartz, Horst  
Förster, Kurt Masur (seit 1994  
auch Ehrendirigent), Günther 
Herbig, Herbert Kegel, Jörg-Peter 
Weigle und Michel Plasson als 
Chefdirigenten tätig. In jüngster  
Zeit prägten Dirigenten wie Marek 
Janowski, Rafael Frühbeck de  
Burgos und Michael Sanderling das 
Orchester. Mit Beginn der Saison  
2019/2020 ist Marek Janowski 
noch einmal als Chefdirigent und 
künstlerischer Leiter zur Dredsner 
Philharmonie zurückgekehrt.
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Ihre Heimstätte ist der im April 
2017 eröffnete hochmoderne  
Konzertsaal im Kulturpalast im 
Herzen der Altstadt. 
Im romantischen Repertoire hat 
sich das Orchester einen ganz ei-
genen »Dresdner Klang« bewahrt. 
Darüber hinaus zeichnet es sich 
durch klangliche und stilistische 
Flexibilität sowohl für die Musik 
des Barock und der Wiener Klassik 
als auch für moderne Werke aus. 
Bis heute spielen Uraufführungen  
eine wichtige Rolle in den Program-
men des Orchesters. Gastspiele in 
den bedeutenden Konzertsälen 
weltweit zeugen vom hohen An-
sehen, das die Dresdner Philhar-
monie in der Klassikwelt genießt. 
Hochkarätig besetzte Bildungs- 
und Familienformate ergänzen das 
Angebot für junge Menschen; mit 
Probenbesuchen und Schulkon-
zerten werden bereits die jüngsten 
Konzertbesucher an die Welt der 
klassischen Musik herangeführt. 
Den musikalischen Spitzennach-
wuchs fördert das Orchester in der 
Kurt Masur Akademie.
Von ihrem breiten Spektrum zeugt 
auch die seit 1937 gewachsene  
Diskographie der Philharmonie. 
Ein neuer Höhepunkt wurde mit 
dem CD-Zyklus unter der Leitung 
von Michael Sanderling erreicht, 
der sich sämtlichen Sinfonien  
von Dmitri Schostakowitsch und 
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